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Treffpunkt 6177 


Renate Krößner 


Juni 


Premieren 


DDR 
Feuer unter Deck 


Binnenschifferromantik und Liebes- 
händel. Ein heiterer DEFA-Film von 
Herrmann Zschoche. 


UdSSR/Studio Mosfilm 
Höhenangst 


Ein rätselhafter Todesfall führt zur 
Analyse einer Persönlichkeit. 


UdSSR/Studio Lenfilm 
Fremde Briefe 


Ilja Awerbachs Film über die Verwir- 
rung und Erziehung der Gefühle. 


UdSSR/ 
Studio „Alexander Dowshenko“ 
Schneegänse ziehen 


Ein poetischer Film über die Kindheit 
des ukrainischen Dichters Stelmach. 


VR Polen 

Geschichte einer Sünde 
Melodramatische Liebesgeschichte 
nach einem Roman von Zeromski, 


CSSR/Studio Barrandov 


Der Orangen-Junge 


Konflikte zwischen Mutter und Sohn. 
Familienprobleme in einem Gegen- 
wartsfilm. 


Frankreich 


Vincent, Frangois, Paul 
und die anderen 


Lebenskrise französischer Bürger um 
die Fünfzig. 

Schweden 

Dunderklumpen 


Ein Märchen aus der Mittsommer- 
nacht in einem Zeichentrickfilm. 


Großbritannien 
Der rosarote Panther 
kehrt zurück 


Eine Kriminalkomödie um einen tol- 
patschigen Detektiv und einen ge- 
stohlenen Diamanten. 


“ 


SRV 
Das Mädchen aus Hanoi 


Erinnerungen einer Zehnjährigen, die 
schon Geschichte sind. Ein Kinder- 
film. 


Programmänderungen vorbehalten. 


Programm der XVl. Sommerfilmtage 


in der DDR 


DDR 


Ein Katzensprung 


Dienst in der NVA - Prüffeld für 
Haltung und Leistung junger Men- 
schen. Ein DEFA-Gegenwartsfilm von 
Walter Flegel und Claus Dobberke. 


UdSSR/Studio Riga 
Die Pfeile des 
Robin Hood 


Der Rächer von Sherwood Forest im 
Kampf gegen normannische Feudal- 
herren. Ein Abenteuerfilm um den 
legendären Volkshelden. 


SSR 
Ein Sommer mit dem 


Cowboy 


Irrungen und Wirrungen einer Fe- 
rienliebe. Jaromir Hanzlik in einer 
Gegenwartskomödie von Ivo Novak. 


1. bis 14. Juli 1977 


Ungarische VR 
Der Wind pfeift 
unter den Füßen 


Leben und Tod eines Geächteten in 
der Pußta. Ein historischer Abenteuer- 
film. 


VR Polen 


Con amore 


Ein Musiker vor der Wahl zwischen 
dem geliebten Mädchen und dem 
ersehnten Beruf. Eine konfliktreiche 
Liebesgeschichte. 


SR Rumänien 


Pintea -— Den Häschern 
entkommen 


Ein kaiserlicher Offizier wird zum An- 
führer einer Heiduckenschar. 
Ein historischer Abenteuerfilm. 


Frankreich 

Überfall im 
Morgengrauen 

Pariser Polizisten und Gangster auf 


der Jagd nach Totortfotos. 
Ein Kriminalfilm. 


Italien/Spanien/BRD 
Zwiebel-Jack räumt auf 


In Paradise City siegt Jack mit seiner 
unüberwindlichen Waffe. 
Eine Westernparodie mit Franco Nero. 


er Kinosommer steht ins 
Di das oft eine Freilicht- 

bühne sein wird. Denn das 
Kino folgt den Urlaubern in Bäder 
und Zeltstädte, um nach Sonnen- 
(und mehr noch nach Regen-)tagen 
Abendunterhaltung zu bieten. Filme 
als Unterhaltung. Filme von hier und 
dort. Filme des Erfolgs. Aber kaum 
wohl Konrad Wolfs „Mama, ich lebe“ 
oder Ingmar Bergmans „Szenen 
einer Ehe“, Lucchino Viscontis „Tod 
in Venedig" oder Andrzej Wajdas 
„Das gelobte Land“. Es werden 
Abenteuerfilme, Lustspiele, Kriminals, 
vielleicht Revuen sein, Filme jeden- 
falls vor allem, die man Unterhal- 
tungsfilme nennt. 
Wir wollen uns nicht lange mit Be- 
griffen herumschlagen, aber es muß 
gesagt werden, daß es mit dem 
„Unterhaltungsfilm" ein Kreuz ist. 
Denn das Wort sagt eigentlih - 
genau genommen - nichts weiter aus, 
als daß es sich um Filme handelt, die 
unterhalten sollen. Aber sollen und 


wollen das nicht alle Filme? Und’ 


wenn sie es nicht tun, dann sind sie 
weder Unterhaltungsfilme, noch gute 
Filme. Denn Unterhaltung ist ein Teil 
der Kunst, und was nicht auch unter- 
hält, das wirkt nicht. Brecht hat das 
einmal so gesagt: „Seit jeher ist es 
das Geschäft des Theaters wie aller 
anderen Künste auch, die Leute zu 
unterhalten. Dieses Geschäft verleiht 
ihm immer seine besondere Würde; 
es benötigt keinen anderen Ausweis 
als den Spaß, diesen freilich unbe- 
dingt.” 

Wenn also Filme die Leute nicht 
unterhalten, dann verstehen die, die 
sie gemacht haben, ihr Geschäft 
nicht. Ihr Einverständnis, verehrter 
Leser, soweit vorausgesetzt, sind wir 
mit unserem Problem aber noch nicht 
weit gekommen. Denn, so ist zu fro- 
gen, was unterhält welche Leute, und 
wie viele Menschen sind eigentlich 
„Leute“? Wir wollen nicht spitzfindig 
sein und sagen einfach: Nicht alle 
Kunst kann alle Leute unterhalten, 
aber alle Kunst hat einen Unterhal- 
tungswert. Er wirkt entsprechend den 
Interessen, dem Geschmack, der Bil- 
dung der einzelnen Zuschauer, die 
sich „ihre“ Filme suchen. Und die 
Kunst der Kunst besteht darin, einem 
möglichst großen Kreis der „Leute“ 


starke Eindrücke zu vermitteln, denn 
davon ist der Unterhaltungswert ab- 
hängig. 

Natürlich kommt es immer wieder 
vor, daß schöne Filme weit weniger 
Zuschauer finden als sie verdienen. 
Sie haben dennoch einen Unterhal- 
tungswert, der nur von einem klei- 
neren Kreis anerkannt wird. Konrad 
Wolfs „Der nackte Mann auf dem 
Sportplatz" oder Lothar Warnekes 
„Leben mit Uwe" wären mehr Zu- 
schauer zu wünschen gewesen. Denn 
wer sich von einer gewissen Sprö- 
digkeit dieser Filme nicht schrecken 
ließ, kam auch im Sinne der Unter- 
haltung auf seine Kosten. Und den- 
noch sollten sich die Regisseure 
Wege überlegen, die ohne Niveau- 
verlust zu kräftigeren künstlerischen 
Ausdrücken, auch äußerlich bewe- 
genderen Geschichten, zugespitzte- 
ren Situationen,‘ pointierteren Dia- 
logen führen. Film wird nun einmal 
für die Vielen gemacht. Der Hang 
zum Melodrama hat der so aktuellen 
wie alltäglichen Geschichte von „Paul 
und Paula“ breite Wirkung gebracht. 
Und wenn man unter Unterhaltung 
nicht nur versteht, daß man sich nicht 
langweilt, daß man sich vielmehr 
mit dem Vorgeführten beschäftigt, 
von ihm eingenommen, gar gefesselt 
wird, dann-ist der Unterhaltungswert 
der Kunst bestimmt auch davon ab- 
hängig, daß etwas abgebildet und 
verhandelt wird, was den wirklichen 
Interessen, den Lebensinteressen der 
Zuschauer entspricht: „Wenn man 
Fälle aufgreift, die in der Öffentlich- 
keit diskutiert werden, Probleme, de- 
ren Lösung noch ansteht und die 
für viele Menschen interessant sind, 
wird sich auch das Interesse einer 
breiten Öffentlichkeit auf die Filme 
richten“, sagte vor kurzem eine 
DEFA-Dramaturgin. Damit ist nur ein 
Aspekt des Unterhaltungswerts von 
Filmkunst angesprochen, aber ein 
wesentlicher. 


Film als Zerstreuung 

Wir sind von den „Unterhaltungs- 
filmen“ nicht so weit abgekommen, 
wie es scheint. Denn wie sollte man 
säuberlich scheiden zwischen unter- 
haltender Filmkunst und Filmen, die 
betont heiter, spannend, abenteuer- 
lich oder optisch sehr einladend 


” 


Die Legende von Paul und Paula Foto: DEFA/Kroiss 


Unterhaltungswert 


und Unterhaltungsfilme 


Für die Liebe noch zu mager? Foto: DEFA/Fleischer 


sind? Ist „Karbid und Sauerampfer" 
mit Erwin Geschonneck noch Kunst, 
und ist der „Lord am Alexanderplatz“ 
mit dem gleichen Schauspieler schon 
ein Unterhaltungsfilm® Wir kommen 
wohl nur weiter, wenn wir nach der 
künstlerischen Qualität in beiden 
Fällen fragen, wenn wir nach Sinn 
und Zweck der Filme suchen. 

Bekanntlich hat der Film als Unter- 
haltung angefangen, auf den Jahr- 
märkten, in. den Schaubuden, und 
lange wollte und sollte er nichts an- 
deres sein als reine Zerstreuung, was 
mit den bewegten, frei in Raum und 
Zeit schwebenden Bildern leichter zu 
bewerkstelligen war als mit den 
alten Künsten. Das Kino wurde zum 
wichtigsten Mittel der Unterhaltung, 
und schon 1914 hieß es in einer Stu- 
die: „Mit den neuen Anforderungen, 
die ein Jahrhundert der Arbeit und 
der Mechanisierung an die. Men- 
schen stellte, mit der intensiven An- 
spannung und Ausnützung der 
Kräfte, die für den einzelnen der 
Kampf ums Dasein mit sich brachte, 
mußte auch die Kehrseite des All- 
tags, das Ausruhen in etwas Zweck- 
losem, ein größeres Gegengewicht 
bieten.“ Und dieses „Zwecklose“ war 
der Film, der in der bürgerlichen Ge- 
sellschaft vielfach zu einem Ausgleich 
für die Strapazen, die Not und Un- 


gerechtigkeit des Lebens wurde. Und 
so entstand eine riesige Industrie, 
die Träume in Serien produzierte für 
die Millionen, die sich, wie Ilja 
Ehrenburg 1931 schrieb, „allabend- 
lich, nach widerwärtiger Arbeit, so 
rasch wie möglich vergessen wollen“. 
Filme, die für diesen gar nicht mehr 
zwecklosen Zweck gedreht wurden, 
die verlogenen Ufa-Botschaften, die 
kitschigen Harvey-Fritsch-Operetten 
und vieles andere, haben das Bild 
des Unterhaltungsfilms negativ ge- 


prägt. 


Film als Vergnügen 

Aber, so werden Sie sagen, es gibt 
doch auch gute Erinnerungen, an 
Hollywood-Komödien, an manches 
von Hans Moser... Und wir sehen 
gern den „Clou“ oder Billy Wilders 
„Manche mögen’s heiß“, wo das alte 
und immer wieder lustige Schema 
von „Charleys Tante“ so glanzvoll 
variiert ist! Die kapitalistische Film- 
industrie kann natürlich nür in die 
Breite wirken und Geschäfte machen, 
wenn sie auch wirkliche Spitzenlei- 
stungen hervorbringt, artistisches 
Können und Brillanz zeigt. Und in 
einiges fließt einiges von Wirklichkeit 
ein. Solche ‘Filme ändern zudem in 
unseren Kinos ihre soziale Wirkungs- 
weise. Sie sind nicht mehr Flucht- 


wege aus einem grauen, von Arbeits- 
losigkeit und Unsicherheit gezeichne- 
ten Alltag, sondern ein zusätzliches 
Vergnügen, eine Anregung, die ent- 
spannend wirkt. 

Und damit 'sind wir endlich wieder 
bei den Unterhaltungsfilmen, wie wir 
sie wünschen: .nicht als „Traum- 
fabrik“, nicht als kitschige Überpin- 
selung der Wirklichkeit, sondern als 
erfindungsreiche, phantasievolle, 
spannende, heitere künstlerische Ent- 
würfe, die das Wirkliche .nicht ver- 
leugnen. 

Der gute Unterhaltungsfilm steigert 
den Uhnterhaltungswert, der aller 
Kunst eigen ist. Er „ersetzt“ nicht die 
Kunst, sondern spielt auf ihrer Kla- 
viatur in leichterer Weise, um sich ein 
erweitertes Wirkungsfeld zu schaffen. 
Es wäre ganz falsch, ihm das Auf- 
greifen von Problemen abzuspre- 
chen, er „verdünnt“ sie nur gewisser- 
maßen, aber so, daß sie bei allem 
Witz oder Schauwert, bei aller 
Spannung oder abenteuerlicher Un- 
wahrscheinlichkeit doch im Hinter- 
grunde immer gegenwärtig sind und 
von daher auf die Geschehnisse aus- 
strahlen. Dafür gibt es berühmte 
Beispiele, denken Sie nur an den 
schon legendären „Fanfan der 
Husar“ mit Gerard Philipe. 
Wenngleich unsere Filmproduktion 


Der Mann, der nach der Oma kam 
Foto: DEFA/Meister 


Der Clou 


. sich auf diesem Gebiet keinen son- 


derlihen Ruhm erworben hat, war 
sie doch nicht immer so schwächlich 
wie eben jetzt. Es ist nicht nur an die 
Indianerfilme mit Gojko Mitie zu er- 
innern, die nicht allein unterhielten, 
sondern auch ein Verstehen der 
Historie anregten. In den heiteren 
Genres, die leider zu.wenig gepflegt 
werden, gibt es ein paar schöne 
Beispiele sozialistisher Unterhal- 
tungsfilme: „Auf der Sonnenseite“, 
„Der Mann, der nach der Oma kam“, 
„Für die Liebe noch zu mager?". 
Darauf sollte aufgebaut werden, was 
zu selten geschieht. Die erfolgreichen 
Autoren, Regisseure und Schauspie- 
ler sollten, wenigstens für eine 
Weile, weiter zusammenarbeiten, um 
weitere Möglichkeiten zu erkunden 
und Perfektion zu gewinnen, die für 
den Erfolg auf diesem Gebiet uner- 
läßlich ist. Welche großen Wirkun- 
gen in den „unterhaltenden Genres" 
erreichbar sind, zeigen auch die dem 
Kriminalgenre zuzurechnenden Filme 
„for eyes only“ von Janos Veiczi und 
vor allem „Affaire Blum“ von Erich 
Engel, der mit diesem sicher bedeu- 
tendsten frühen DEFA-Film bewies, 
daß zwischen Unterhaltungsfilm und 
Filmkunst keine wirkliche Grenze be- 
steht. 

Wolfgang Gersch 


” Ein 
Melodrama 
nach 
einem 
Roman 

von 

. Stefan 
Zeromski 


Geschichte 


einer 


„Gefühle wie Freude und Trauer 
werden ewig aktuell bleiben. Und 
auch die Liebe ist ein integrer Be- 
standteil der menschlichen Existenz. 
Deshalb ist die ‚Geschichte einer 
Sünde‘ in erster Linie eine Liebes- 
geschichte“, meint der Regisseur des 
Films Walerian Borowczyk und wollte 
mit dieser Adaption des gleichnami- 
gen Romans von Stefan Zeromski 
(1864-1925) einen „populären Film 
machen, ein Melodrama, das die 
Leute gleichermaßen bewegen 
sollte, wie es der Roman tut", 
Immerhin, bereits zur Erstveröffent- 
lichung des Romans in den Spalten 
der Warschauer „Neuen Zeitung" 
vom September 1906 bis Februar 
1908 gab es einen Skandal. 
„Schmalspurromanze“, „Sexual- 
roman“, „ästhetische Katastrophe in 
zwei Bänden“ waren Meinungen 
zeitgenössischer Kritiker. Im Feuer 
von Polemik und Diskussion blieb 
der Roman ständig — eigentlich bis 
heute. Was geschieht? 

Ewa, ein junges Mädchen aus War- 
schau, begegnet Lukasz. Es wird eine 
große Liebe daraus, aber ein kurzes 
Glück. 

Verzweifelt versucht Ewa, ihre Liebe 
zu retten, sucht den mit „unbekann- 
tem Ziel“ verreisten Lukasz, findet 
ihn. Wieder Trennung, Briefe... 
Wieder Finden. Für kurze glückliche 
Zeit leben beide zusammen in einem 


SUNDE 


kleinen Zimmer; bis Lukasz sie wie- 
der verläßt. 

Ewas Sehnsucht nach Liebe, nach 
zärtlicher Geborgenheit erfüllt sich 
nicht. Zur Enttäuschung, zu Schmerz 
und Trauer kommen Wut, Bitterkeit 
und eine ungestillte Lebensgier. Ewa 
verliert den Boden unter den Füßen, 
gerät in Abhängigkeiten — finan- 
zielle, emotionelle, sexuelle. Sie wird 
umhergetrieben, treibt sich umher. 
Gegensätze bestimmen ihre Gefühls- 
welt — Zuneigung und Haß, Brutali- 
tät und Zärtlichkeit. Gegensätze be- 
stimmen auch ihreskebenssphären: 
Die Weltstadt Wien, das polnische 
Provinznest; sie sitzt an den Spiel- 
tischen von Monte Carlo, den Speise- 
tafeln der Grand Hotels und an den 
blankgescheuerten Tischen ärmlicher 
Flickwerkstätten. Haltlosigkeit und 
Angst, innere Leere und Verzweiflung 
zerstören mögliche Chancen zum 
Glück, treiben Ewa in den Sumpf des 
Verbrechens und letztendlich zum 
Tod — in den Armen des Mannes, 
den sie als einzigen liebte. 

Der Regisseur Borowczyk sagte, ihn 
habe besonders der Reichtum der 
Beobachtungen beim Lesen der Film- 
vorlage inspiriert, die plastische Sicht 
der Epoche und der Charaktere. 
Tatsächlich, wir erleben nicht nur die 
nuancierte Darstellung psychischer 
Situationen, sondern auch ein faszi- 
nierend lebendiges Bild der Zeit um 


©: 


1900. So schreibt die polnische Zei- 
tung „Trybuna Ludu“, daß der Film 
zwar durch eine unerwartete Anhäu- 
fung melodramatischer Effekte schok- 
kieren könne, gleichzeitig aber eine 
virtuose Show des ausgezeichneten 


Stilisten Borowezyk sei, der die 
Epoche vor allem durch für sie 
charakteristische Requisiten dar- 


stelle, so daß man sagen könne, die 
Gegenstände seien gleichzeitig mit 
den Menschen am Drama beteiligt. 
„Wer das Melodrama gern hat, be- 
kommt die Geschichte einer unglück- 
lichen Liebe zu sehen, wer nicht, be- 
kommt ästhetische Finessen." 

we. 
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Originaltitel: Dzieje grzechu 

Ein polnischer Farbfilm nach einem 
Roman von Stefan Zeromski 

BUCH und REGIE: Walerian 
Borowczyk 

DARSTELLER: Grazyna Diugotecka 
(Ewa), Jerzy Zelnik (Lukasz), Olgierd 
Lukaszewicz (Graf Szczerbic) und 
Marek Walczewski, Roman Wilhelmi, 
Karolina Lubienska, Zdzislaw 
Mrozewski, Mieczystaw Voit, Marek 
Bargielowski 

KAMERA: Zygmunt Samosiuk 
AUSSTATTUNG: Teresa Barska 


GESCHICHTE 
EINER 
SUNDE 


Ewa verdient für sich und Lukasz 
den Lebensunterhalt. Trotzdem sind 
sie sehr glücklich, bis Lukasz 

nach Rom fährt, um erneut seine 
Scheidung voranzutreiben. 

Seine Briefe werden seltener. 

Ewa folgt ihm schließlich, um ihn 

zu suchen. Während der ganzen Zeit 
aber wird sie von Gaunern beobach- 
tet und verfolgt, die Ewa für ihre 
verbrecherischen Pläne mißbrauchen 
möchten. 


E 


Ein 
modernes 


Märchen 


„Mittsommernaht in Jämtland, 
Schwedens’ nördlichster Provinz. Ren- 
tierland, weite Wildnis, hohe schnee- 
bedeckte Berge, große Wasserfälle“, 
so beschreibt der Drehbuchautor des 
schwedischen Films „Dunderklum- 
pen", Beppe Wolgers, die Landschaft 
seiner Geschichte, eines modernen 
Märchens mit Menschen und Kobol- 
den, belebten Puppen, mit tollen 
Jagden nach einer Schatztruhe, mit 
einem lustigen Geldfälscher und 
einer alles versöhnenden Mitt- 
sommernachtsfee. Und wie sich in der 
Geschichte Wirkliches und Wunder- 
bares vermengen, so mischt der Re- 
gisseur Per Ählin auch Realfilm und 
Zeichentrick auf ebenso phantasie- 
volle wie virtuose Weise. Die unver- 
gleichlichen Naturschönheiten Nord- 
schwedens werden mit all ihrem ur- 
sprünglichen Zauber, mit all ihrer 
malerischen Pracht in bezaubernd 
schönen Bildern festgehalten. Im mil- 
den Licht der Mittsommernacht leuch- 
ten die Seen, ragen die Wälder, rau- 
schen die Bäche, donnern die Was- 


serfälle. Hier verbringen der sechs- 
jährige Jens und seine fünfjährige 
Schwester Camilla zusammen mit 
Vater und Mutter die Sommerferien, 
und hier haben sie jenes lustige, auf- 
regende und merkwürdige Erlebnis 
mit „Dunderklumpen“, einem Kobold 
aus Schwedens Bergwäldern. 

Dunderklumpen heißt eigentlich 
„Donnernder großer Haufen“, aber 
das. Kerlchen ist weder groß noch 


donnert es, vielmehr ist es ein 
freundlicher, gutmütiger Dickwanst, 
der . seinen Namen jenem Berge 


dankt, auf dem er das Licht der Welt 
erblickte. Ein großer Kummer nagt 
an seinem kleinen Koboldherzen: er 
ist einsam, denn keiner spielt mit 
ihm. Daher macht er sich auf den 
Weg, klettert heimlich in Camillas 
Zimmer und’ steckt dort seine dicke 
Kartoffelnsse in den Spielzeug- 
schrank. Und hier findet er, was er 
sich wünscht: das verwöhnte Püpp- 


LUNDERKLUMPEN 


chen, den ängstlichen Hasen, das 
drollige Bärchen und den Minilöwen. 
Ihnen haucht er Leben ein, steckt sie 
in seinen Rucksack und macht sich 
auf den Weg in seine Wälder, dabei 
noch eine kleine goldene Truhe mit- 
nehmend, in der er einen Schatz 
vermutet. Doch der Auszug der Spiel- 
zeugschar bleibt nicht unbemerkt, 
Jens nimmt zusammen mit dem ge- 
zeichneten Malte und dem Zicklein 
Sternenauge die Verfolgung auf. 
Und als der Vater Jens sucht und 
ihn nicht findet, macht er sich eben- 
falls auf den Weg und schickt außer- 
dem eine Hummel als Suchkom- 
mando aus. Die Verfolgungsjagd be- 
ginnt... 

Naturromantik, Märchenpoesie, fröh- 


in einem 
schwedischen 
Trickfilm 


liche Melodien und ein kleiner Schuß 
Moral fügen sich in „Dunderklum- 
pen“ zu einem Märchenmusical; an 
dem Große und Kleine ihr Vergnü- 
gen haben werden, 

Manfred Haedler 


7 DUNDERKLUMPEN 


Originaltitel: Dunderklumpen 
Ein schwedischer Farbfilm 
BUCH: Beppe Wolgers 
REGIE: Per Ählin 


-DARSTELLER: Beppe Wolgers, 


(Beppe), Jens Wolgers (Jens) und 
die Ziege 

KAMERA: Lennart Carlsson (real), 
Per Svensson (Trick) 

ANIMATION und AUSSTATTUNG: 
Per Ählin 

MUSIK: Toots Thielemans 


len 


Ein sowjetischer Gegenwartsfilm 
mit Irina Miroschnitschenko und Andrej Mjagkow 


Pen 


Analyse 
einer 
Persönlichkeit 


Wer 


Was war er für ein 


Ein grausiges Bild: Ein Mensch stürzt 
von einem Hochhaus hinunter. Alles 
deutet auf Selbstmord. Doch der 
Untersuchungsrichter Masin macht es 
sich nichtleicht. DerTotewarein begab- 
ter junger Wissenschaftler. Der Sturz 
ereignete sich wenige Stunden nach 
einem großen persönlichen Erfolg: 
Die Arbeit vieler Jahre wurde mit der 
glanzvollen Verteidigung seiner Dis- 
sertation gewürdigt. Und dann, in 
der Nacht danach, Selbstmord? 

Der sowjetische Film „Höhenangst“ 
von Alexander Surin ist kein Krimi- 
nalfilm. Obwohl sich fast der ge- 
samte Film der Aufklärung des Falles 
widmet, interessiert doch viel mehr 
die Persönlichkeit des auf so furcht- 
bare Weise ums Leben Gekomme- 


war dieser Tichomirow? 
Mensch? Wie 
sah sein Privatleben aus? Welches 
Verhältnis hatte er zu seinen Arbeits- 
kollegen? In einer Vielzahl von Ge- 
sprächen bemüht sich der Uhnter- 
suchungsrichter, mosaikartig ein mög- 
lichst genaues Bild des Toten zu- 
sammenzusetzen. Drei Frauen spiel- 
ten in Tichomirows Leben eine Rolle. 
Sie alle schildern ihn als einen wohl 
komplizierten, aber ehrlichen, auf- 
rechten Menschen, der Schweres 
durchlebt hat, der es sich und den 
anderen nicht leicht machte. Ähnlich 
charakterisieren ihn seine Arbeits- 
kollegen, sein Vorgesetzter, das 
Kollektiv, in dem Tichomirow arbei- 
tete. Immer mehr tritt die Disserta- 


nen. 


tion des Wissenschaftlers, an der er 
viele Jahre lang hart arbeitete, ins 
Zentrum des Interesses. Und dann 
erzählt Inna, die einstige Freundin, 
wie er kurz vor dem Ziel erkennen 
mußte, daß seine langjährige Arbeit 
umsonst gewesen ist. Denn Innas 
verstorbener Vater, ein international 
anerkannter Wissenschaftler, war 
längst zu den gleichen Ergebnissen 
gelangt — allerdings, ohne sie noch 
publizieren zu können. Tichomirow 
hat „das Fahrrad noch einmal er- 
funden“. 

„Höhenangst“ — ein doppeldeutiger 
Titel. Wir erfahren, daß Tichomirow 
bereits als Kind Höhenangst hatte 
und daß ihm leicht schwindlig 
wurde. Doch weit mehr interessiert 


sein Aufstieg zu beruflichen Höhen, 
denn dabei werden komplizierte 
ethische Probleme berührt. Es geht 
um die nicht nur unter Wissenschaft- 
lern immer wieder gestellte Frage, 
welche Mittel darf der Mensch be- 
nutzen, um in seinem Beruf Erfolg zu 
haben? Wie weit darf der persön- 
liche Ehrgeiz gehen? Wo ist die 
Grenze zu einem unmoralischen 
Verhalten, wo der Mensch Gefahr 
läuft, seine Menschenwürde aufzu- 
geben? 

Der Tod des Wissenschaftlers Ticho- 
mirow wird aufgeklärt. Doch was am 
Ende ebenso wichtig ist: Das Ende 
Tichomirows dient als Katalysator 
für den Zuschauer, um über sein 
eigenes Verhalten, über die persön- 
liche Einstellung zur Arbeit und zum 


Partner nachzudenken. wi - Fr € ä 
ei j 


Anton hat sich in Swetlana verliebt, 
die ihn grenzenlos bewundert. 
(Foto rechts) 


Irina ist in die Stadt gekommen, 
um ihrem ehemaligen Mann zu 

sagen, daß sie wieder heiraten will, ! 
und daß der Mann ihren Sohn 


adoptieren möchte. Tichomirow aber a ? 
weigert sich, auf seinen Sohn zu + u 4 a 
verzichten. (Foto unten) ö ü 


Ein Toast auf den frischgebackenen 
Doktor! (Foto rechts) 


Originaltitel: Strach wysoty 

Ein sowjetischer Farbfilm 

aus dem Studio Mosfilm 

BUCH: Pawel Schestakow 

REGIE: Alexander Surin 
DARSTELLER: Anatoli Papanow 
(Untersuchungsrichter), Irina 
Miroschnitschenko (Inna), Andrej 
Mjagkow (Anton Tichomirow), 
Shanna Prochorenko (Irina), Irina 
Resnikowa (Swetlana) 

KAMERA: Igor Gelejn, Juri Newski 
AUSSTATTUNG: Wladimir Filippow 
MUSIK: E. Artemjew 


Als Komiker war er bekannt und be- 
liebt geworden. Und er selbst wun- 
derte sich am meisten, als ihm 1964 
der Regisseur Alexander Stolper eine 
dramatische Rolle, die des Generals 
Serpilin in der Simonow-Verfilmung 
„Die Lebenden und die Toten“, an- 
bot. Erst nach langem Zweifeln und 
Abwägen entschloß er sich zum Ver- 
such. Später, als Simonow seine 
Fortsetzung „Man wird nicht als Sol- 
dat geboren“ schrieb, sagte der 
Schriftsteller über den Schauspieler: 
„Ich bin in den Bann der von Papa- 
now geschaffenen Gestalt geraten. 
Jetzt kann ich mir den Serpilin kaum 
noch anders vorstellen.“ Und der 
Regisseur meinte: „In den vielen 
Jahren, die ich schon filme, hatte ich 
mit vielen meisterhaften Darstellern 
zu tun. Ich konnte immer leicht ver- 
folgen, wie sie auf der Leinwand 
ihre Wirkung erzielen. Papanows 
Kunst aber ist mir nach wie vor ein 
Rätsel.“ 

Die Entdeckung des jetzt 54jährigen 
Darstellers als Charakterschauspie- 
ler war zugleich seine, relativ späte, 
Entdekung für den Film. Längst 
hatte er einen Namen bei den Be- 
suchern des Moskauer Theaters der 
Satire, spielte mitunter zwei oder drei 
Rollen in einer Inszenierung und 
brillierte vor allem in Majakowski- 
Stücken. 

Privat gilt er eher als bedächtig und 
ernsthaft. Scherzhaft meinen seine 
Kollegen, er gehöre zu jener selte- 
nen Gattung von Menschen, die nie 
zu spät kommen. Und sie rühmen 


Im Jubiläumsjahr 


der Öktoberrevolution 


Vorstellung sowjetischer Filmkünstler 


DerSchauspieler 
Anatoli Papanow 


seine Gewissenhaftigkeit und Gründ- 
lichkeit bei der Arbeit, schätzen seine 
heitere Ausgeglichenheit. 

In seiner Jugend waren künstlerische 
Ambitionen nicht zu verwirklichen. Es 
war Krieg. Zunächst arbeitete Papa- 
now in einer Kugellagerfabrik der 
Hauptstadt, wurde neunzehnjährig 
eingezogen und nach einer schweren 
Verwundung aus dem Armeedienst 
entlassen. 1942 war für ihn das Jahr 
des Neubeginns. Er nahm ein Schau- 
spielstudium an der Moskauer Büh- 
nenhochschule auf, absolvierte es 
mit Erfolg und ging dann mit einigen 
gleichgesinnten Studienkollegen in 
die Litauische SSR, um dort in der 
stark zerstörten Stadt Klaipeda mit 
der Gründung des Russischen Schau- 
spielhauses dazu beizutragen, das 
kulturelle Leben wiederzuerwecken. 
1948 siedelte er nach Moskau über, 
und seit dieser Zeit ist er am Sati- 
rischen Theater engagiert, filmt viel 
und ist als Synchronsprecher tätig. 
Etwa 45 Rollen hat er seitdem ge- 


Anatoli Papanow als Untersuchungsrichter in. dem Film „Höhenangst“ 


spielt. Kritiker bestätigen ihm, daß 
jede von ihnen ihre eigenen, unver- 
wechselbaren Züge trägt, aber den- 
noch stets geprägt ist von seiner 
Persönlichkeit, seiner sicheren, aus- 
drucksstarken Ausstrahlung. Er ist 
ein disziplinierter, sparsamer Schau- 
spieler, versteht es, sich mit einem 
Blick, einer Geste mitzuteilen. Und 
er meint: „Eigentlich mag ich Haupt- 
rollen nicht so sehr. Viel anziehen- 
der sind oft kleine künstlerische Auf- 
gaben, bei denen man mit einem 
Wort mehr sagen kann als sonst in 
einem langen Monolog.“ 

Wir kennen Anatoli Papanow von 
früher aus „Dem Gewitter entgegen“ 
und „Virinea“, amüsierten uns über 
seine Darstellung als Schwieger- 
vater in der Komödie „Autoaffären“ 
und als Bandit Lolik im „Brillanten- 
arm“. Mit besonderem persönlichen 
Engagement spielte er in zwei Filmen, 
die Jossif Cheifiz nach Novellen von 
Tschechow drehte: den labilen Dr. 
Starzew in dem Film „In der Stadt S.“, 


eine psychologisch fein nuancierte 
Figur. Und den gütigen, warmherzi- 
gen Samoilenko in „Ein schlechter 
guter Mensch“, der zu der Einsicht’ 
gelangen muß, daß er außerstande 
ist, seinen Freunden 'in ihren Kon- 
flikten beizustehen. 

Wenn Papanow gefragt wird, welches 
Genre er bevorzuge, ob er dem Lust- 
spiel den Vorzug gäbe oder sich 
mehr zu problematischen Stoffen hin- 
gezogen fühle, legt er sich nicht fest. 
„Ich bin ein Charakterschauspieler”, 
sagt er und meint damit, daß es Auf- 
gabe des Darstellers sei, auch in 
ganz durchschnittlichen Charakteren 
das Besondere, im Gewöhnlichen 
das Ungewöhnliche aufzuspüren und 
auh die sogenannten. Alltags- 
geschichten mit seinen Mitteln so zu 
erzählen, daß sie für den Zuschauer 
zum Erlebnis werden. Das war einer 
der Gründe, die den Drehbuchautor 
Walentin Jeshow bewogen, speziell 
für ihn eine Rolle zu schreiben, die 
des Trainers der sowjetischen Fuß- 
ballauswahl-Mannschaft in dem 
Sportlerfiim „Elf Hoffnungen“, der 
seit Anfang des Jahres in den sowje- 
tischen Filmtheatern mit großem Er- 
folg läuft. 

In unseren Kinos ist er jetzt zu sehen 
in dem Film „Höhenangst“, in dem 
ein Kriminalfall den Anlaß zu einer 
interessanten psychologischen Studie 
gibt. Papanow : spielt den Uhter- 
suchungsrichter, der die mysteriösen 
Umstände eines Todesfalls aufklärt. 


Marlis Linke 


Der Direktor des Jugendwerkhofes schätzt das Vertrauen, Fröhliches Jugendleben im Werkhof. Die Band erfreut sich 
das ihm Peter entgegenbringt. großer Beliebtheit. 


SPRAN] 
NUN) 


Zwei Generationen 
behaupten 
ihren Glücksanspruch 


= 


Brigadefeier. Man tanzt, man lacht und trifft sich wieder Mutter ist glücklich mit ihrem Freund. Aber Peter ist mißtrauisch. 
am nächsten Tag. Ganz zufällig! Irgend etwas stimmt nicht mit diesem Mann. 3 


Peters Mutter: „Du kommst zurück? Wie freue ich mich. Wir werden 
ganz von vorn anfangen und alles anders machen!“ 


Ein Halbwüchsiger prügelt seine 
Mutter; das Gericht konstatiert Kör- 
perverletzung bei vollem Handlungs- 
bewußtsein: Peter, der Junge, wird 
in eine Besserungsanstalt eingewie- 
sen. Dort bewährt er sich unter 
Gleichaltrigen und dank der Fürsorge 
“verständnisvoller Pädagogen, dort 
schließt er erfolgreich eine Tischler- 
lehre ab. 

Über diese Vorgänge setzt uns aller- 
dings der tschechoslowakische Farb- 
film „Der Orangen-Junge” nur in der 
Exposition ins Bild. Die eigentliche 
Handlung beginnt mit der Entlassung 
Peters aus dem Jugendwerkhof. 

Ein junger Facharbeiter kehrt nach 
Prag zurück, volljährig inzwischen und 
mit dem festen Vorsatz, künftig mit 
der Mutter in Harmonie zu leben. 
Von staatlicher und menschlicher 
Seite sind alle Weichen gestellt. Peter 
findet eine liebevolle Mutter, Arbeit 
und Lohn in einer intakten Baubri- 
gade — auch eine erste zarte Liebe 
zur Tochter seines Vorgesetzten. Mut- 
ter Maja schmiert ihm morgens kräf- 
tige Stullen, obwohl sie als Servie- 
rerin bis Mitternacht gearbeitet hat: 
kistenweise stehen die Orangen in 
der Wohnung herum, damit der 
Junge Vitamine bekommt. 


Peter hat in der Anstalt das Tischlerhandwerk erlernt. 
Nun wird er zeigen, was er kann. 


Die Apfelsinen jedoch bringt ein 
Freund der Mutter ins Haus — und 
damit seine Ansprüche an die schöne 
Frau Maja. Solche Freunde hat Peter 
in seinem vaterlosen Dasein schon 
oft getroffen. Alte Gefühle des Zu- 
rückgesetztseins kommen ihm hoch, 
Haß auf die fremden Männer, die 
mehr Anrecht auf die Mutter haben 
als der Sohn. Peter versteht: Mutter 
ist Anfang Vierzig, lebenszugewandt 
und beruflich angesehen, schön und 
begehrenswert, berechtigt, ein eige- 
nes Glück zu suchen und zu finden. 
Trotzdem brechen bekannte Wider- 
sprüche neu auf. 

Der Autor und Regisseur dieses 
Films, Vaclav Matejka, bezieht bei 
diesen Spannungen zwischen Mutter 
und Sohn die Position eines Beob- 
achters. Er verteilt nicht schnelle Ur- 
teile über die Handlungsweisen und 
Haltungen seiner beiden Hauptfigu- 
ren. Er läßt sich Zeit, sehr persön- 
liche Lebensauffassungen auszubrei- 
ten, die Konflikte scheinbar „pur“ an- 
zubieten. Frau Maja und ihr Sohn 
Peter dürfen betont gleichberechtigt 
ihre Glücksansprüche vertreten — 
ohne, daß Generationsprobleme 
künstlich aufgebaut werden. Dem Pu- 
blikum ist die keinesfalls leichte Auf- 


gabe anheimgestellt und aufgege- 
ben, Positionen der Identifikation und 
der Ablehnung einzunehmen. 

Dieser weite Spielraum gibt dem 
Film seine emotionelle und gedank- 
liche Tiefe. Wer Freude an der Ent- 
wicklung von Charakteren hat, kommt 
hier voll auf seine Kosten. Denn: 
Weder die vitale alleinstehende Frau 
mit eigenem Lebensanspruch wird als 
„ungeeignete“ Mutter abqualifiziert, 
noch wird dem jungen Erwachsenen 
sein Recht auf hohe Ideale abgespro- 
chen. Aber auch unterschiedlicher 
Egoismus bleibt — hier wie dort — 
nicht verborgen. In diesem lebens- 
nahen Konflikt erscheint das Plä- 
doyer Matöjkas für eine große Tole- 
ranz und ein überlegenes Verständ- 
nis als Quelle natürlichen Miteinan- 
ders hervorgehoben. 
Autor-Regisseur Väclav Matejka steht 
von seiner Biographie her zwischen 
seinen Charakteren. Geboren 1937 
in Südböhmen, Absolvent der Mittel- 
schule für Filmkunst, während seiner 
Zeit als Regieassistent im Studio Bar- 
randov zugleich Student an der Pra- 
ger Filmhochschule, stellt mit dem 
„Orangen-Jungen“ seinen dritten 
Kinofilm vor. Diese Gegenwarts- 
geschichte ergänzt eine Reihe von 


Nach einer harten Auseinandersetzung mit der Mutter sucht Peter 
wieder Rat beim Direktor des Werkhofes. 


Filmen aus unserem Nachbarland, in 
denen man sich in jüngster Zeit im- 
mer engagierter der Jugendproble- 
matik annimmt. Das führt zu inter- 
essanten Kinoerlebnissen; in unse- 
rem Falle nicht zuletzt, weil neben 
der bewährten Bühnen- und Filmdar- 
stellerin Karolina Slunsckovä („Jung- 
fernschaft und schwedische Gardi- 
nen“, „So beginnt die Liebe") ein 
Künstler wie der junge Otakar Brou- 
sek jun. mitwirken — ein Schauspie- 
lertalent von großer Ausstrahlungs- 
kraft. 

Inge Nössig 
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Originaltitel: Pomerandovy kluk 

Ein tschechoslowakischer Farbfilm 
aus dem Studio Barrandov 
DREHBUCH und REGIE: 

Väclav Matäjka 

DARSTELLER: Otakar Brousek jun. 
(Petr Bystricky), Karolina Slune&kovä 
(Maja Bystrickä), Josef Somr (Säno), 
Eduard Cupäk (Direktor der Anstalt) 
KAMERA: Ivan Slapeta 
AUSSTATTUNG: Milan Nejedly 
MUSIK: Martin Kratochvil 
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Das Leben, das bisher — natürliches 
Lebensgefühl der Jugend — aus lau- 
ter Zukunft bestand, sieht plötzlich 
für Ewa anders aus als zuvor. Sie ist 
allein, ist es gerade jetzt, da sie mehr 
denn je einen anderen Menschen 
brauchte. Sie hat keine Eltern mehr, 
und ihrem Freund Grzegorz hat sie 
verschwiegen, daß sie schwer krank 
ist. Er, der hochbegabte Musikstu- 
dent, der hoffnungsvolle Nachwuchs- 
pianist, soll unbelastet von Sorgen 
sich ganz auf den bevorstehenden 
Chopin-Wettbewerb konzentrieren 
können, bei dem er einer der aus- 
sichtsreichsten Kandidaten ist. 

Das ist die Ausgangssituation eines 
Films, der ganz und gar ein Liebes- 
film sein will und ist. In ihm ist auch 
nicht auf das Sentimentale und das 
Melodramatische verzichtet, aber es 
geht dann doch ganz deutlich um die 
Liebe als eine menschliche Aufgabe, 
als einen ethischen Prüfstein. 

Ewa im Krankenhaus, Ewa auch nach 
geglückter Operation noch zweifelnd 
an ihrer Heilung, von psychischen 


Der Western hat seine . Grenzen 
erreicht. Und das liegt nicht etwa am 
endgültig verbrauchten Abenteuer- 


genre oder am Verschleiß des 
Indianerstoffes (schließlich konnte die 
DEFA eine Fülle neuer, dem Kampf 
der Indianer gerecht werdender 
Gesichtspunkte für den Film gera- 
dezu neu entdecken). Die Grenze 
wird auch nicht allein durch den Nie- 
dergang Hollywoods gesetzt, son- 
dern sie ergibt sich ursächlich aus 
den Grenzen der bürgerlich-kapita- 
listischen Gesellschaft. Mit dem 
immer stärkeren Sichtbarwerden der 
sozialen Widersprüche läßt sich auch 
die Traumwelt nicht mehr optimi- 
stisch-draufgängerisch und sieghaft 
darstellen, denn neben der Präsen- 
tation von Bewährungssituationen 
bei der Neulanderschließung reflek- 
tierte der Western auch ein bestimm- 
tes Verhältnis zwischen Individuum 
und Gesellschaft in der Gegenwart. 
Manche Regisseure (man denke an 


Depressionen geplagt, wie soll sie 
neuen Lebensmut finden. Aber da ist 
sie schon nicht mehr allein. Jetzt ist 
Andrzej für sie da, ein Kommilitone 
von Grzegorz, vielleicht noch begab- 
ter, ein ernsthafter Anwärter auf 
einen Preis bei dem großen Wett- 
bewerb des Pianistennachwuchses. 
Um Ewas Willen vernachlässigt er 
seine Studien. Liebe oder Erfolg — er 
hat sich entschieden. 

Unter Warschauer Studenten von 
heute spielt diese Liebesgeschichte. 
Erzählt wird’ von dem hohen, stren- 
gen und den ganzen Menschen for- 
dernden Anspruch, den ein künstle- 
rischer Beruf stellt. Und erlebbar wird 
die Empfindungswelt einer jungen 
Generation, der man zuweilen vor- 
wirft, sie sei gefühlsarm und ego- 
istisch und habe die Liebe auf Sexua- 
lität reduziert. Ein Irrtum. 

Die. große Liebe, die den ganzen 
Menschen gefangennimmt und die 
sich bewährt, wenn sie Opfer ver- 
langt — das gibt es auch heute noch 
wie zu allen Zeiten, 


Zinnemann in „12 Uhr mittags“) rea- 
gierten auf die neue Wirklichkeits- 
sicht, indem sie- den Westernstoff 
mit gegenwärtigem humanistischem 
Gedankengut anreicherten, andere 
wieder wandten sich der Parodie zu. 
Parodistische Bewältigung aber muß 
nicht Klamauk bedeuten, das bewei- 
sen Film wie „Der Kleine und der 
müde Joe“ oder „Ein Gentleman im 
wilden Westen“. 

„Zwiebel-Jack räumt auf“ hat seine 
großen Vorbilder trotz Franco Nero 
in der Hauptrolle nicht erreicht, dafür 
erhält die Phantasie in manchen 
Slapstickeinstellungen freien Lauf, 
geht die Verfolgungsjagd durch Zwie- 
belberge und Kornspeicher, werden 
Fahrrad und Motorrad bemüht, und 
ein Duell endet mit durchschossenen 
Hosenträgern. Daß zudem ausge- 
rechnet fleißiges tränensprühendes 
Zwiebelkauen dem Helden Jack seine 
mythischen Westernkräfte stärkt, um 
die bösen Geschäftemacher und 


D CON AMORE 


Ein polnischer Farbfilm 

BUCH: Krystyna Berwinska 
REGIE: Jan Batory 

DARSTELLER: Matgorzata Snopkie- 
wicz (Ewo), Joanna Szczepkowska 
(Zosia), Mirostaw Konarowski 
(Andrzej), Wojciech Wysocki 
(Grzegorz), Tadeusz Kazmierski 
(Professor), Zbigniew Zapasiewicz 
(Neurologe), Zygmunt Maciejewski 
(Andrzejs Vater), Anna Parzonka 
(Matgosia) — u. a. 

KAMERA: Bogustaw Lambach 

Die Pianisten Jan Ekiert, 

Anna Jastrzebska, Piotr Paleczny 
und das Symphonie-Orchester der 
Nationalen Philharmonie unter der 
Leitung von Wojciech Michniewski 
spielen Werke von F. Chopin. 


DER 
WIND 
PFEIFT 
UNTER 
DEN 
FUSSEN 


ihren ganzen Clan in Verlegenheit 
zu bringen, ist ebenfalls recht amü- 
sant ausgedacht. Mit dem sprechen- 
den Pferd Archibald kommt sogar 


etwas wunderbar Märchenhaftes 
beim aufgeräumt aufräumenden 
Zwiebeleinzelhänder und -einzel- 


kämpfer Jack ins Spiel. 
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Eine farbige Koproduktion 
Italien/Spanien/BRD- 

BUCH: Luciano Vincenzoni, Sergio 
Donati 

REGIE: Enzo G. Castellari 
DARSTELLER: Franco Nero, Martin 
Balsam, Sterling Hayden, Emma 
Cohen, Dullio Cruciano 
KAMERA: Roberto Girometti 
MUSIK: Guido und Manrizio 

de Angelis 


ZWIEBEL-JACK 
RAUMT AUF 


Statt im Kerker bei Wasser und Brot 
zu -schmachten, sitzt der Betyar 
Gyurka beim Wein der Tscharda! 
Baläzs, der Polizeikommissar, will 
seinen Augen nicht trauen. Gyurka 
ist also wieder mal ausgebrochen! 
Ohne ‚sich zu erheben, ruft er zu ihm 
hinüber: „Alter Freund! Zeig mir 
deine Papiere!" „Die Papiere? Hier 
ist der Paß, Herr Kommissar." Gyurka 
hat die Pistole aus seiner Rocktasche 
gezogen. „Ist gut, Gyurka“, entgeg- 
net Baläsz, „ich sehe, deine Papiere 
sind in Ordnung. Und bist du noch 
ärgerlich wegen der alten Sachen?” 
Was aber sind das für alte Sachen 
zwischen Baläzs und Gyurka? Sind 
sie Freunde, wie sie tun, oder sind 
sie Feinde? 

Sie kennen sich lange. Beider Heimat 
ist die Pußta. Beide lieben sie den 
Himmel über ihr, lieben den Wind, 
den sie, stets zu Pferde, unter ihren 
Füßen spüren. Pußta, das ist Frei- 
heit, das ist Unabhängigkeit. Beson- 


ders Gyurka weiß das. Er, ein Pfer- 
dehirt, war immer ungebärdig und 
aufsässig, wenn Willkür und Unrecht 
der Oberen die Unteren bedrückten, 
und weil er nicht zu zähmen war, 
haben die hohen Herren ihn in Acht 
und Bann erklärt. Nun denn, wenn 
sie es so wollten: Gyurka wurde zum 
Räuber, wurde ein unbehauster Hei- 
matloser, ein Betyar, und er suchte 
sich‘ allein sein Recht, behauptete 
sein Leben. Um seine Taten woben 
sich schon zu seinen Lebzeiten 
Legenden, die an den Lagerfeuern 
der Hirten erzählt wurden. Baläzs 
aber, der Kommissar, der oft genug 
mit den Hirten an solchen Feuern 
gesessen hat, im tiefsten Herzen 
einer der ihren, hat Gyurka stellen 
sollen, und er hat es getan, denn 
Lohn und Brot erhält er von denen, 
die die Gestze gemacht haben. Oder 
hätte er den Weg des Betyaren 
wählen sollen? 

So ist das also zwischen den beiden, 


und. jetzt, als Baläzs, weil er sich 
ganz allein sieht, seine Waffe aus- 
liefern und von der Bildfläche der 
Tscharda verschwinden muß, warnt 
Gyurka: „Hüte .dich, Betyar! Deine 
große Zeit ist vorbei!“ 


DER WIND PFEIFT 
UNTER 
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Originaltitel: Talpuk alatt fütyül 

a szel 

Ein ungarischer Farbfilm 

BUCH: Peter Zimre, György Szomjas 
REGIE: György Szomjas 
DARSTELLER: Djoko Roszics 
(Gyurka Csapö Farkos), Istvän 
Bujtor (Baläzs Merges), Vladen Holec 
(blonder Bursche), Iren Bordän 
(Wirtin) 

KAMERA: Elemer Ragaälyi 

MUSIK: Ferenc Sebö 
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Tarassow 


Robin ood, er nimmt 
lood), 


:n Armen zu helfen. Niemand 


um 
ist ihm überlegen an Stärke 
Kühnheit und Edelmut. (rechts) 


(Maria), Vija 


Pavuls, 


Komorny, 


Wäh 4 Gich 
Während Gisborne ans, Harry 


hat sein 


gust 


der erfolg- TUNG: Dailis Rozlapa 


ist. ) 


Raimond Pauls 


Dorka kennt sich selbst nicht mehr. 
Was hat dieser Honza eigentlich 

an sich, daß sie ihm so blindlings 
vertraut? (Foto unten) 


So ist es manchmal: Man kennt sich 
seit dem Kindergarten, spielt Ver- 
steck zusammen, probiert den ersten 
Kuß. Und am Ende steht die Heirat 
- aus Liebe, aber sicher ist es oft 
nicht mehr als Gewohnheit. 

Dorka und Boba sind so ein Paar. 
In wenigen Wochen, wenn Boba sein 
Examen in der Tasche hat, wollen sie 
heiraten. Ein Glück, daß es anders 
kommt, ein Glück für Dorka, die es 
eigentlich wissen müßte, denn sie ist 
Psychologin. Aber gerade diese 
Berufsgruppe findet manchmal ‚den 
Balken im eigenen Auge’ nicht. Zum 
Glück gibt es Honza. Nicht, daß er 
es darauf anlegt, Boba herabzuset- 


Gewitterstimmung. Dorka hat erfah- 
ren, daß der Cowboy an jedem 
Finger eine hat. Honza: Was früher 
war, zählt nicht! (Foto rechts) 


nützliche Bande mit der Tochter 
seines Professors. (Foto unten) 
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zen — er weiß gar nichts von dessen 
Existenz als Ehemann in spe. Nein, 
Honza wirkt durch seine Ehrlichkeit, 
sein offenes, frisches Wesen, seine 
Natürlichkeit. Er ist Cowboy, das 
heißt Kuhhirt, weil er seinen Traktor 
kaputtgefahren hat -— strafversetzt 
gewissermaßen. Er liebt Dorka. Und 
das ist die natürlichste Sache von der 
Welt. Sie werden ein Paar. Was 
kümmert diese Liebe Konventionen. 
Dorka und Honza steigen allen aufs 
Dach und stehen da oben, weithin 
sichtbar für das ganze Dorf, und 
küssen sich. 

Daniela Kolärovä, die Darstellerin der 
Dorka, in einem Interview: „Der 


‚Sommer mit dem Cowboy’ ist kein 
Lustspiel, bei dem man sich von 
Anfang on den Bauch hält vor 
Lachen. Man lächelt eher über die 
Kapriolen der Liebe, erfährt, wel- 
chen wichtigen Platz im Leben die 
Phantasie einnimmt, und wie herr- 
lich es ist, wirklich zu leben. Dorka 
hat das normal menschliche Bedürf- 
nis nach Liebe, nach Geben und 
Empfangen von Zärtlichkeit. Honzas 
Offenheit bezaubert sie. Sie hat das 
Gefühl, einem Menschen begegnet 
zu sein, der andere Dinge schätzt 
als die, welche man für Geld kaufen 
und mit Beziehungen erwerben 
kann.“ 


EIN SOMMER 
DZ MIT DEM 

COWBOY 
Originaltitel: Leto s kovbojem 
Ein tschechoslowakischer Farbfilm 
aus dem Studio Barrandov 
DREHBUCH: Jaromira Kolärovä 
REGIE: Ivo Novak 
DARSTELLER: Daniela Kolärovä 
(Doubravka), Jaromir Hanzlik 
(Honza), Oldrich Vizner (Boba), 
Marie Rosülkovä (Urgroßmutter) 
KAMERA: Rudolf Mili& 
AUSSTATTUNG: Jaroslav Krka 
MUSIK: Petr Hapka 


Einen gar nicht so kleinen Happen 
vom großen Kuchen wollen sie abha- 
ben. Wenn Paris erwacht, wenn die 
braven Bürger zur Arbeit gehen und 
die Geschäfte öffnen, bekommen die 
Banken ihr Geld, um ihre Kunden 
zu bedienen. Und solch ein Geld- 
transport... Generalstabsmäßig wird 
alles geplant und organisiert. Hier 
sind „Fachleute“ am Werk, es geht 
schließlich um höhere Beträge... 
So wie geplant, läuft die Sache auch 
ab. 

Vielleicht wäre dieser Coup wirklich 
planmäßig verlaufen, und die 
Gangster könnten sich irgendwo 
an der Cöte d’Azur einen ruhigen 
Lebensabend verschaffen — wenn 
nicht Zeuge des Überfalls ein Berufs- 
fotograf gewesen wäre, der hier die 
„Geschichte seines Lebens“ wittert 
und alles im Bilde festgehalten hat. 
Kurze Zeit später sind die Fotos in 
der Morgenzeitung. Die völlig im 
dunkeln tappende Polizei ist ebenso 
schockiert wie die Gangster. Ein 
zäher und harter Kampf um die 
Fotos, um die einzigen Bilddoku- 
mente des großen Raubüberfalls 
beginnt. Sowohl Polizei als auch die 
Gangster bemühen sich. 

Der französische Kriminalfilm „Über- 
fall im Morgengrauen" von Pierre 
Grasset zeigt das spektakuläre Ver- 
brechen am Anfang des Films. Nicht 
mit der alten Krimi-Frage „Wer ist 
der Täter?" werden wir in Spannung 
gehalten, sondern ganz einfach durch 
den völlig offenen Kampf der bei- 
den Gruppen um die Dokumente des 
Verbrechens. Hier hat der Film viele 
Überraschungen, zahllose Span- 
nungsmomente bereit. 


Frankreich 


Überfall 


im Morgengrauen 


Auch für einen Fachmann ist die 
falsche von der echten Transport- 
begleitung nicht zu unterscheiden. 


Es darf keinen Zwischenfall geben. 
Schließlich geht es um 
20 Millionen neue Francs. 


Über seine Freundin Sophie 
versuchen Gangster und Polizei, 
an Ridzi heranzukommen. 


Regisseur Pierre Grasset, der auch 
das Szenarium des Films schrieb und 
die Hauptrolle, den Gangster Julien, 
verkörpert, hat sein Handwerk beim 
Meister des französischen Kriminal- 
films, bei Jean-Pierre Melville gelernt. 
(Das DDR-Fernsehen zeigte von 
Melville die Krimis „Vier im roten 
Kreis“ und „Ein Polizist“), In dem 
Film „Überfall im Morgengrauen“ 
hält sich Grasset an die Form des 
klassischen Kriminalromans, unter 
Verzicht auf die Darstellung von 
Brutalitäten versucht er, spannende 
Kino-Unterhaltung zu bieten. Nicht 
mehr und nicht weniger. 


UÜBERFALL 
IM MORGENGRAUEN 


Originaltitel: Quand la ville 
s’eveille (Wenn die Stadt erwacht) 
Ein französischer Farbfilm 

BUCH und REGIE: Pierre Grasset 
DARSTELLER: Marc Porel (Ridzi, 
Fotograf), Pierre Grasset (Julien), 
Raymond Pellegrin (Jo), Louis Velle 
(Bertin, Journalist), Michel Ardan 
(Kommissar Dumas), Neda Arnerie 
(Sophie) 

KAMERA: Robert Florent 


Schon mehrmals ist Ridzi auf über- 
raschende Weise zu Sensations- 
aufnahmen gekommen. Diesmal | 
wittert er die Chance seines Lebens. | 
(links) 


Die Zeit des Neubeginns 

nach der Zerschlagung des deut- 
schen Faschismus gehört zu den 
immer wiederkehrenden Themen, seit 
es eine neue sozialistische Filmkunst 
bei. uns gibt. In der künstlerischen 
Bewältigung dieses Grundthemas ist 
allerdings zwangsläufig ein Wandel 
eingetreten. Filme wie „Die Mörder 
sind unter uns”, „Irgendwo in Ber- 
lin“ und „Unser täglich Brot“ wider- 
spiegelten unmittelbar Zeitgesche- 
hen, Zeitprobleme. Filmemacher und 
Publikum brachten eigene Erlebnisse, 
Erfahrungen, Erkenntnisse mit. 
Anders heute. Für den überwiegen- 
den Teil der Produzenten und der 
Zuschauer ist diese Zeit bereits 
Historie. Autoren und Regisseure 
suchen nach neuen Möglichkeiten, 
sie denen, die nicht dabei waren, 
aufzuschließen. So war es in „Lei- 
chensache Zernik“ eine Kriminalstory, 
die eingebettet war in die besondere 
Situation der damaligen Vier-Sekto- 
ren-Stadt Berlin. Der Film wirkte 
ebenso stark durch die spannende 
Handlung wie durch eine hervorra- 
gend getroffene dichte Atmosphäre 
(Regie Helmut Nitzschke). Hans Krat- 
zert suchte in den Filmen „Am Ende 
der Welt“ und „Der Wüstenkönig 
von Brandenburg“ nach kuriosen 
Umständen und besonderen Ereig- 
nissen, die vor allem Jugendliche 
interessieren sollten. In dem nach 
Horst Bastians Buch „Die Moral der 
Banditen" von Erwin Stranka gedreh- 
ten Film gleichen Titels interessierte 
die Problematik ganz junger Men- 
schen auf der Schwelle zwischen der 
menschenfeindlichen faschistischen 
Ideologie und der sich gerade erst 
fermenden neuen humanistischen 
demokratischen Gesellschaftsord- 
nung. Diesen Zwiespalt griff in einer 
völlig andersgearteten Variante auch 
Kurt Maetzig auf: in der drama- 
tisch zugespitzten Auseinandersetzung 
„Mann gegen Mann“, seiner Film- 
adaption des Romans „Das Duell“ 
von Kurt Biesalski. 

Filme sehr verschiedener Machart, 
Qualität, Wirkung. Spürbar bei allen, 
wenn auch mit unterschiedlichem 
Erfolg verwirklicht, der Versuch des 
Brückenschlags von der Vergangen- 
heit in die Gegenwart. Nicht durch 
direkte Parallelen — jede Zeit hat 
ihre eigenen Probleme — wohl aber 
durch philosophishe Aussagen, 
durch die Darstellung ethischer Prin- 
zipien und menschlicher Grundsituo- 
tionen, die dem Zuschauer von heute 
Möglichkeiten zur emotionalen und 
gedanklichen Identifikation bieten. 
Neue Hinwendung zu der problem- 
reichen,. widersprüchlichen und kom- 
plizierten Entwicklungsperiode der 
späten vierziger Jahre erleben wir 
jetzt in dem DEFA-Film „Eine Hand- 
voll Hoffnung”, den Frank Vogel nach 
einem Szenarium von Günter Karl 
dreht. 


Im Zentrum der Mensch, 

nicht die Trümmer 

„Im Zentrum stehen immer die Men- 
schen der Geschichte. Die Atmo- 
sphäre der Zeit muß vorrangig über 
das Detail erzählt werden, nicht über 
informative Totalen“. Diese Sätze ste- 
hen in der konzeptionellen Vorbe- 
merkung zu Frank Vogels neuem 
Film. Sie sind ebenso gültig für alle 
seine bisherigen Arbeiten. Die 
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Gestaltung individueller menschlicher 
Schicksale unter den konkreten 
Bedingungen ‚ihrer Umwelt, ihres 
gesellschaftlichen Seins ist stets sein 
Hauptanliegen. Das Liebespaar in 
der Entscheidungssituation des 
13. August 1961 in „...und deine 
Liebe auch“ (1962), Penny, Gunter 
und Li, die Figuren in „Julia lebt” 
(1963), die Ärztin in „Das siebente 
Jahr“ (1969), sie alle sind bis in ihre 
ganz private Lebensproblematik zeit- 
bezogen und gesellschaftlich bedingt. 
Das gilt aber ebenso für die 250 
Jahre zurückliegende Geschichte des 
Astronomen Johannes Kepler, die 
Frank Vogel in seinem letzten, 1976 
vollendeten Film gestaltete. 
Schauplatz und Zeit seines neuen 
Films: Berlin im Jahre 1948, 

Ich darf noch einmal aus der konzep- 
tionellen Vorbemerkung zitieren, weil 
hier das Anliegen des Regisseurs 
auf den knappsten Nenner gebracht 
ist: „Dies ist die Geschichte von 
Anneliese. Sie ist Trägerin der Grund- 
idee: Ein Mensch, der sich nicht für 
die Gemeinschaft — für den gesell- 
schaftlichen Fortschritt - engagiert, 
muß menschlich verkümmern oder gar 
zugrunde gehen. 

Dieses Problem erzählen wir heute 
— besonders für Jugendliche. Es kann 
also nicht Ziel sein, einen Dokumen- 
tarflIm der Nachkriegszeit zu 
machen.“ Soweit das Zitat, dem man 
ergänzend hinzufügen muß, daß 
nicht nur eine interessante und an- 
rührende Charakterstudie eines 
Mädchens namens Anneliese geboten 
wird, sondern auch eine spannende, 
aktionsreiche Handlung. 


Ein Tag bei Dreharbeiten 
genügt bereits, um feststellen zu kön- 
nen, daß hier alle an dem Film maß- 
geblich Beteiligten die vorgegebene 
Grundkonzeption mit den ihnen zur 
Verfügung stehenden Mitteln zu ver- 
wirklichen suchen. 

Beginnen wir mit dem Detail. An die- 
sem Tag war die Szene die Woh- 
nung von Martha Menzel. Martha ist 
eine Verwandte, bei der Anneliese 
untergekrochen war, nachdem sie 
völlig allein in der Welt stand. 
Szenenbildner Hans Poppe und 
Architekt Günter Kriwitz haben ver- 
schiedene Wohnungen entworfen 
und in er großen Westhalle im 
Babelsberger Atelierkomplex aufge- 
baut. Auf Originalinterieurs mußte 
diesmal weitgehend verzichtet wer- 
den, weil „die Räume während der 
Dreharbeiten sehr strapaziert wer- 
den“, erklärt Frank Vogel. Wer 
möchte sich schon, bei allem Wohl- 
wollen der DEFA gegenüber, seine 
gute Stube zusammenschießen las- 
sen, wie dies mit Wohnung und 
Treppenhaus bei der Familie Woll- 
nick geschieht. 

Marthas Wohnung ist sehr typisch für 
die damalige Zeit: Wohnzimmer, mit 
Plüschsofa, Büfett, das sogenannte 
Berliner Zimmer, die Küche, alles 
möbliert im Geschmack der dreißiger 
Johre, jetzt verwohnt, mitgenommen 
durch die Kriegszeit, doch sorgfältig 
gepflegt, um ein wenig Wohlstand 
zu erhalten. Auch Christiane Dorsts 
Kostüme, von Annelieses ausgeses- 
senem Rock und schlechtsitZzendem 
Mantel aus blauem Eisenbahnerstoff 
bis zu den Ohrenklappen, ‘die Erich 
Radicke unter seine Schirmmütze 
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gebunden hat, gehören ebenso zu 
den stimmigen Details wie die Brot- 
karten und die Schwarzmarktatmo- 
sphäre. Man nimmt diese Dinge 
wahr, aber sie schieben sich nicht in 
den Vordergrund, sie lenken nicht ab 
von den Menschen. Auf die Men- 
schen orientiert sich vor allem auch 
die Kamera Otto Hanischs. 


Begegnung mit einem 
Mädchen 

Simone von Zglinicki ist die Anne- 
liese Weyher, 22 Jahre alt, sitzt als 
Telefonistin am Klappenschrank in 
der Reichsbahnvermittlung im Ost- 
bahnhof. 

Es ist einiges Wasser die Spree hin- 
untergelaufen, seit wir uns das letzte 
Mal sahen. Damals spielte sie ein 
modernes Aschenprödel in „Für die 
Liebe noch zu mager?“ und war im 
übrigen gerade dabei, unweit des 
Spreeufers, im Deutschen Theater, 
erste schüchterne Gehversuche zu 
machen. Jetzt hat sie dort Fuß gefaßt, 
ist den „Kinderrollen“ — hoffentlich 
— endgültig entwachsen, ist reifer 
geworden, menschlich und künstle- 
risch. Das erste, was sie mir stolz 
und freudestrahlend erzählt: ihr 
Baby ist gerade ein Jahr alt gewor- 
den. i 
Während Simone von Zglinicki sich, 
nicht ohne kritische Selbstmusterung 
im Spiegel, den geschickten Händen 
der Maskenbildnerin Christa Gre- 
wald überläßt — „ganz blaß muß sie 
sein, denn sie hat ja in dieser $zene 
allerhand hinter sich“, erklärt mir 
Frau Grewald und übermalt die 
Lippen der Schauspielerin mit dem 
blaßmachenden hellen Braun —, wäh- 


. Dieter Franke, Katja Paryla, Simone von Zglinicki 
und Peter Prager (von links nach rechts) 


"Detlef Gieß und Simone von 
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rend Frau Grewald sich weiter 
bemüht, das kurzgeschnittene dunkle 
Haar der Schauspielerin gerade so 
viel in Unordnung zu bringen „wie 
ein leichter Wind“ — denn Anneliese 
kommt ja von draußen und nicht aus 
der „Garderobe“ —, während dieser 
wichtigen aber auch immer ein wenig 
ermüdenden Zeremonie der äußer- 
lichen Vorbereitung auf die nächste 
Szene sprechen wir über den Cha- 
rakter des Mädchens Anneliese, über 
ihr schweres, zeitbedingtes Schicksal 
und über ihre Fehlentscheidung, ihre 
„Schuld“, 

Simone von Zglinicki erzählt mit 
Anteilnahme und zugleich mit kriti- 
scher Einstellung zu der Figur. „Die 
Geschichte ist wichtig, auch für mich, 
wie überhaupt für junge Menschen 
heute, obgleich Anneliese der Gene- 
ration meiner Mutter angehört“, sagt 
sie. „Anneliese hat durch den Krieg 
alles verloren, die Eltern, alle Habe, 
den Freund. Sie erwartet von der 
Welt nur Böses. Deshalb versucht sie, 
als sie unverhofft den Freund wieder- 
findet, sich mit ihrer Liebe auf eine 
Insel zu retten, die Welt völlig aus- 
zusperren. Sie setzt alles auf Kurt, 
diesen einen Menschen. Gerade ihr 
‚Absichern' führt aber dazu, daß 
sie sich im entscheidenden Augen- 
blik allein auf der Welt fühlt, daß 
ihr der Boden unter den Füßen weg- 
rutscht, als sie sich bewähren muß.“ 
Kritische Worte eines jungen Men- 
schen, der sich mit unserer Zeit und 
mit unserem Lebensgefühl eins weiß: 
„Ich verstehe dieses Mädchen, das 
alles tut, um ihr Glück zu retten, 
das sich verteidigt, wie es dies eben 
kann. Identifizieren kann ich mich 


Simone von Zglinicki und 
Katja Paryla 


nicht. Anneliese wird durch diese 
Lebenshaltung kleiner; sie macht sich 
selbst ärmer. Sie nutzt die Chance 
nicht, die sich ihr bietet. Lehrerin 
könnte sie werden, und sie würde es 
schaffen. Ich hätte da mit ‚beiden 
Händen zugegriffen.” 


Weshalb diese Zeit? 

fragte ich Frank Vogel, nachdem er 
erklärt hat, er wolle weder einen 
Trümmerfilm machen, noch Berlin als 
Vier-Sektoren-Stadt mit den sich dar- 
aus ergebenden besonderen Proble- 
men vorstellen. „Man müßte in un- 
serer Zeit und Welt wohl lange 
suchen, um einen Menschen zu fin- 
den, der ein Schicksal hat wie Anne- 
liese. In jenen Jahren aber war es 
ein leider ganz ‚normales' Schick- 
sal. Deshalb macht diese Zeit es 
möglich, das Problem, um das es uns 
geht, die Abkapselung des Men- 
schen, seine Vereinsamung, seine 
Verzweiflung, sein völliges Desinter- 
esse an der Gesellschaft, besonders 
zugespitzt darzustellen. Typisch für 
diese Zeit ist auch die Bande der 
Jugendlichen. Sie ist im übrigen zwar 
entscheidend für bestimmte Span- 
nungseffekte, für die Aktion, die 
äußere Handlung, aber nicht das 
Hauptproblem etwa im Sinne eines 
Kriminalfilms, in dem es auf die 
Ergreifung des Täters ankommt. Das 
Hauptproblem liegt darin, zu zeigen, 
daß es notwendig ist, sich zu enga- 
gieren, mit den Menschen zu leben, 
nicht gegen sie. Dieses Problem ist 
durchaus übertragbar auf unsere 
Zeit und in unsere Verhältnisse. Des- 
halb machen wir den Film.“ 

Ilse Jung 


Simone von Zglinicki und Peter Prager 
Fotos: DEFA/Kleist 
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Zufällig liest Sir Charles Litton, 
alias „Phantom“ i. R., daß er 
wieder aktiv sei und den 
„Rosaroten Panther“ geklaut habe. 


Der 


rosarote 
Panther 


kehrt 


Zurück 


In tausend 
Verkleidungen 

immer unverkennbar — 
Meisterdetektiv 
Clouseau 


Clouseau hat sich in die Höhle 
des Löwen — oder der Löwin?! — 
gewagt, und ganz gleich, 


was geschieht: er bleibt am Balli! 


Inspektor Clouseau, der tolpatschigste 
aller tolpatschigen Kriminalinspekto- 
ren (aber auch einer der erfolgreich- 
sten!), steht vor einem Rätsel: Da 
wurde in Lugash einer der wertvoll- 
sten Diamanten der Welt, der „Rosa- 
rote Panther“, trotz der kunstvollen 
Sicherheitsvorkehrungen, der Wache 
quasi unterm Po weggestohlen. Als 
Hinweis hinterließ der mysteriöse 
Dieb seine Visitenkarte, einen weißen 
Handschuh mit einem goldenen „P“ 
wie „Phantom“. Dieser Name ist nun 
freilich in einschlägigen Kreisen be- 
rühmt, Aber „Phantom“ Sir Charles 
Litton hat geheiratet und sich seitdem 
in den freiwilligen Ruhestand versetzt. 
Clouseau macht sich an des Rätsels 
Lösung. 
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Originaltitel: The Return of the 
Pink Panther 

Ein Farbfilm aus Großbritannien 
BUCH: Frank Waldman, 

Blake Edwards 

REGIE: Blake Edwards 

DARSTELLER: Peter Sellers (Inspektor 
Clouseau), Christopher Plummer 
(Sir Charles Litton), Catherine Schell 
(Claudine Litton), Herbert Lom 
(Chefinspektor Dreyfus), Burt Kwouk 
(Cato), Peter Arne (Colonel Sharki) 
KAMERA: Geoffrey Unsworth 
AUSSTATTUNG: Peter Mullins 
MUSIK: Henry Mancini 


DER ROSAROTE 
PANTHER 
KEHRT ZURÜCK 


Künstlerporträt 


„Ausgerechnet“, sagte der Taxifahrer 
am Bahnhof Brandenburg, nachdem 
ich als Fahrtziel die Lindenstraße 
angegeben hatte. „Hoffentlich parkt 
da keiner, dann kann ich $ie nämlich 
nicht bis vors Haus fahren.” — Es 
parkte keiner, und an dem Fußgän- 
ger, der uns entgegenkam, quetsch- 
ten wir uns gerade noch so vorbei. 
Ich weiß nicht, wie alt die Häuser der 
Lindenstraße sind, aber Neubauten 
waren das auch zu Zeiten Fritze Boll- 
manns nicht mehr. Uralt, schmal- 
brüstig und ein wenig windschief 
steht die Nummer 28 in der Reihe. 
Hat man aber erst einmal die knar- 
rende Stiege hinter sich und betritt 
die Wohnung, dann ist man sofort 
mit Straße und Haus versöhnt. Ein 
bißchen Romantik, ein bißchen spar- 
tanische Zweckmäßigkeit, viel Raum 
für die Bücher, und zum Fenster her- 
ein nicken die letzten blassen Rosen 
eines Strauches, der so groß wie das 
Haus klein ist, und sicherlich auch 
ebenso alt. 

Hier also lebt die Schauspielerin Re- 
nate Krößner, engagiert am hiesigen 
Theater, in dem sie unter anderem 
die Shenja in „Im Morgengrauen ist 


es noch still" und die Anni in Franz 
Xaver Kroetz’ Zweipersonenstück 
„Oberösterreich“ spielte, die Mar- 
quise von O., von Egon Günther nach 
Kleists Novelle dramatisiert unter 
dem Titel „Kampfregel“, und die 
Luise Maske in Sternheims satirischer 
Komödie „Die Hose“ sowie in Tsche- 
chows Einaktern „Der Bär“ das 
Bauernmädel und in „Ein Heirats- 
antrag“ die Witwe. 

Ich lernte Renate Krößner im Atelier 
in Babelsberg anläßlich der Dreh- 
arbeiten zu dem Film „Feuer unter 
Deck“ kennen. Regisseur Herrmann 
Zschoche hatte die weibliche Haupt- 
rolle, „Caramba“, ohne Probeaufnah- 
men, sozusagen vom Fleck weg mit 
der jungen Schauspielerin vom Bran- 
denburger Theater besetzt. 

Carola Schneider, ehemalige Kellne- 
rin und spätere Leiterin des Restau- 
rantschiffes „Jenissei“, trägt ihren 
Spitznamen Caramba zu Recht. Ca- 
ramba ist eine Frau, die, wie man so 
sagt, sich nicht die Butter vom Brot 
nehmen läßt, resolut, tüchtig, einfalls- 
reich, selbstbewußt. Aber Caramba 
hat eine schwache Stelle, die ihr viel 
zu schaffen macht. Das ist ihre Liebe 


Foto: Günter Linke 


zu Otto Scheidel, dem Flußschiffkapi- 
tän, dem „König der Elbe“, der für 
sie der „Mann auf Zeit“ ist, gespielt 
von Manfred Krug. Diese Caramba 
ist eine Rolle, in der eine Schauspie- 
lerin alle Mienen springen lassen 
kann, im wahrsten Sinne dieses Wor- 
tes. Gewiß, ein wenig überspitzt 
Renate Krößner das Problem der 
Frauenrollen, wenn sie behauptet, die 
meisten Filmdamen hätten prinzipiell 
lieb und charmant in die Kamera zu 
lächeln. 

Aber recht hat sie, wenn sie sagt, 
so etwas wie diese Caramba-Rolle 
sei selten. Das ist nicht übertrieben, 
denn wann konnte eine Frau -— in 
einem Film — schon einmal mit Kohle- 
brocken um sich werfen, fluchen, 
kratzen, beißen — und lieben beinahe 
in einem Atemzug. Renate Krößner 
mag diese Rolle gerade wegen der 
Möglichkeit, sich in aktionsreichen, ja 
turbulenten Szenen auszuspielen. 
„Beinahe Stummfilmcharakter hat 
das manchmal”, sagt sie. 

Unsere erste Begegnung im Atelier 
war nicht meine erste Begegnung mit 
der Filmschauspielerin Renate Kröß- 
ner. Gut in Erinnerung habe ich zwei 
Figuren. Unter der Regie von Ralf 
Kirsten spielte Renate Krößner in 
dem DEFA-Film „Eine Pyramide für 
mich“ die Margot, ein junges Ding, 
das sich bemüht, von seiner nicht 
ganz lupenreinen Vergangenheit los- 
zukommen und in eine neue Ge- 
meinschaft hineinzufinden, das aber 
zugleich in recht provozierender 
Weise und nicht immer mit den taug- 
lichsten Mitteln Front macht gegen 
jugendliche Spießer und Dogmatiker 


in dieser neuen Gesellschaft. Renate 
Krößner spielte diese Margot durch- 
aus nicht nur pur aufsässig, sondern 
mit vielen — auch leisen -— Nuancen, 
sie verteidigte diese Figur gewisser- 
moßen und machte durch ihr Spiel 
zugleich die Entscheidung der Haupt- 
figur der Geschichte, Paul Satie, für 
diese Margot glaubwürdig. 

Eine oppositionelle Haltung ihrer 
Umwelt gegenüber nimmt auch das 
Mädchen Rie ein, Tochter aus groß- 
bürgerlichem Hause, die sich aus Pro- 
test gegen das Establishment kurz vor 
ihrem Abitur mit einem. griechischen 
Gastarbeiter verlobt. Renate Krößner 
spielte die Figur der Rie in dem Fern- 
sehfilm „Alle meine Kinder“, der 
unter der Regie von Edgar Kaufmann 
nach dem gleichnamigen Roman der 
dänischen Schriftstellerin Ditte Ceder- 
strand entstand. 

Ein paar andere Filmrollen stehen 
noch zu Buche, wie etwa die Spinne- 
rin Mausi in Lothar Warneckes Film 
„Die unverbesserliche Barbara“. Aber 
sie hatten wenig Substanz, dienten 
mehr dazu, in der Filmarbeit hei- 
misch zu werden. ; 

Auf eine Diskussion über die Vor- 
und Nachteile der Medien Theater 
und Film will Renate Krößner sich 
nicht einlassen. Beide Wirkungsmög- 
lichkeiten sind ihr gleich angenehm, 
wenn die Gründvoraussetzungen ge- 
geben sind: eine gute Rolle, ein 
guter Regisseur, ein gutes Kollektiv. 
Dann fühlt die Bühnendarstellerin 
sich auch nicht durch die Filmtechnik 
„gestört“. 

„Ich muß eine Figur ganz verstehen, 
um sie spielen zu können“, sagt Re- 


nate Krößner. „Die Margot zum Bei- 
spiel, und die Caramba habe ich 
verstanden. Deshalb sind mir diese 
Rollen lieb." Die junge Schauspiele- 
rin beansprucht, so formuliert sie, den 
Regisseur als Partner. Sie will gefor- 
dert werden, will anbieten dürfen, 
sich nicht in eine „Fassung“ zwingen 
lassen. „Natürlich bin ich bereit, Aus- 
probiertes auch wieder zu verwerfen, 
wenn es eine andere, bessere Lösung 
gibt, denn schließlich sucht wohl jeder 
Schauspieler die optimalen Möglich- 
keiten für seine Rolle“, meint sie. 
Vertrauen ist für sie das wichtigste 
Moment künstlerischer Zusammen- 
arbeit. „Schließlich ist jede Rollen- 
annahme ja für beide ein Risiko, für 
Regisseur und Schauspieler, da ist 
schon nötig, daß man die gleiche 
Wellenlänge hat.“ 

Dies# „gleiche Wellenlänge" gab es 
bei Ralf Kirsten und bei Herrmann 
Zsehoche. „Die Arbeit mit Ralf Kirsten 
an der Figur der Margot hat mir viel 
Fraude gemacht“, sagte Renate 
Kräßner. „Man konnte vor Beginn der 
Dreharbeiten über die Szene spre- 
chen, nach Üßbereinstimmungen 
suchen, und hatte dann nachher bei 
der Arbeit in diesem Rahmen die 
Freiheit auszuprobieren, Nuancen zu 
erarbeiten. Natürlich ergab sich da- 
bei manchmal auch etwas, das nicht 
vorher vereinbart war. War es gut, 
dann wurde es vom Regisseur auch 
akzeptiert.“ 

Als Herrmann Zschoche Renate Kröß- 
ner die Rolle der Carola Schneider 
anbot, da war ihr die Geschichte be- 
reits bekannt, da sie zufällig ihrem 
Mann -— „der ein Faible für Schiffe 


hat“ — Wolfgang Müllers Erzählungs- 
band „Flußgeschichten“ geschenkt 
hatte. Dieser Erzählungsband bildet 
die literarische Grundlage für den 
Film „Feuer unter Deck“. „Es ist ge- 
wiß keine Geschichte, mit der man 
große Veränderungen bewirken kann, 
aber doch eine, die die Zuschauer 
hoffentlich interessant finden werden, 
und die ihnen Spaß macht“, meint 
die Schauspielerin. Sie selbst jeden- 
falls hatte Spaß an dieser Aufgabe, 
an der Zusammenarbeit mit Herr- 
mann - Zschoche, dessen Ruhe, 
Sicherheit und verständnisvolles Ein- 
gehen auf die Schauspieler sie 
„rühmt“, und mit dem Kameramann 
Günter Jaeuthe — was sie unbedingt 
zu erwähnen bittet. „Der macht einen 
geradezu durchsichtig”, meint sie. 
Freude auch an ihrem „Mitsprache- 
recht“, beispielsweise in Kostümfra- 
gen, denn sie hatte, auch was das 
äußere Bild ihrer Caramba betraf, 
ganz bestimmte Vorstellungen, die 
sich in guter Zusammenarbeit mit der 
Kostümbildnerin Katrin Johnsen ver- 
wirklichen ließen. Nein, eine „be- 
queme“ Künstlerin ist Renate Krößner 
sicher nicht, eher eine, die für produk- 
tive Spannungen sorgt, die auch 
einen vorgegebenen Rollentext als 
Herausforderung versteht, selbst zu 
denken. Und das ist gut so. 

Ilse Jung 


Szenen aus dem DEFA-Film 
„Feuer unter Deck“. 
Fotos (4): DEFA/Kroiss 


Treffpunkt 


DIE FILMILLUSTRIERTE, 
DIE ES NUR IM KINO GIBT 
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Ein DEFA-Film von Walter Flegel und Claus Dobberke 


